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La música de cine que esconde su dificultad en  clasificarla e indica no su carácter, sino el ámbito al que se 
aplica, así las partituras cinematográficas, las bandas sonoras de las películas, o los temas musicales que 
acompañan unas imágenes fílmicas determinadas, luchan por imponerse en una categoría especial dentro del 
mundo de la música. Sin ser música clásica, ya que la mayoría de sus compositores no se incluyen como autores 
sinfónicos, ni popular, porque sus características formales no permiten que sea apreciada por determinados 
sectores del público, la música de cine participa de ambas etiquetas, ya que la banda sonora de una película es 
un pequeño misterio que, antes de ser desvelado, puede incluir tanto conciertos para piano o bloques 
sinfónicos, como canciones de moda o ritmos bailables:  cualquier género musical tiene cabida en una banda 
sonora.  Música no indispensable pero muchas veces necesaria, música que acompaña, que lleva escenas, 
música que profundiza en el carácter de los personajes, que nos los presenta, que nos previene, asusta o 
conmueve, música creada bajo la tiranía de un cronometraje exacto, la música de cine forma un “continuum” 
sonoro inseparable del diálogo y la acción argumental, elementos a su vez articulados con las imágenes. 
RASGOS MORFOLÓGICOS 
1 – La propia existencia de música en una secuencia cualquiera, anticipa ya su carácter dramático. Por tanto, 
la música sirve en el cine para reforzar el sentido narrativo, reflejar y apoyar el carácter o la acción de una 
escena. 
2 – El discurso musical de una banda sonora es fuerte –discontinuo (constituido por fragmentos, por 
bloques, sin sensación de totalidad), y se halla subordinado al sentido impuesto por el relato  
mismo. La música contribuye al correcto engranaje de las secuencias así como al fluir del texto argumental, 
no sola en razón del peculiar carácter de cada fragmento sino, sobre todo, por la significativa alternancia entre 
su presencia y su silencio: la discontinuidad es, en la música fílmica, un verdadero productor de sentido. 
3 – Uso del “leitmotiv”: La música es, sobre todo, el arte de la memoria, y existe porque recordamos y nos es 
posible memorizar un tema o fragmento melódico, reconociéndolo después, y asociándolo a determinados 
aspectos de la acción argumental (un paisaje, personaje, acción, sentimiento, etc.).  Por tanto, puede afirmarse 
que la música posee significado en razón de su repetición y del modo y momento en que ella se opera. 
4 – Además de los usos ya estudiados de la música de cine, ésta contribuye también a los siguientes 
aspectos: 
1. Crea una atmósfera más conveniente de tiempo y lugar. (No es lo mismo un banda sonora de un 
film ambientado en la Edad Media que en el S.XX). 
2. Subraya refinamientos psicológicos: Los pensamientos no expresados de un personaje, su 
estado de ánimo o sentimientos. 
3. Da sentido de continuidad a las diferentes escenas. (La música permite unificar escenas que 
parecerían desconectadas entre sí) 
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4. Sostiene la estructura teatral de ciertas escenas y las redondea con un sentido de finalidad. 
5. Implica emocionalmente al espectador. (La música puede influir sobre las emociones del 
espectador, modificando el sentido de la imagen o anticipando una situación determinada.) 
6. Actúa como una especie de fondo neutro. Telón sonoro. (Se trata de aquella música que se 
supone que no escuchamos, que actúa como decorado sonoro de la acción). 
 
El cine se ha servido de la música desde sus comienzos, utilizándola como un elemento integrante más al 
servicio de la acción. 
En los primeros años del cine mudo, la proyección de la película se acompañaba con interpretaciones 
musicales en directo de instrumentos como el piano o el violín, o si la sala era importante, por una pequeña 
orquesta. La música consistía en arreglos de obras clásicas o popurríes de melodías populares que intentaban 
adecuarse al tono narrativo de la película y que servían principalmente para tapar o disimular el molesto ruido 
que generaban  los proyectores de cine. 
El cine fue inventado por los hermanos Louis y August Lumière, que realizaron la primera exhibición pública 
el 28 de diciembre de 1895 en París con las proyecciones tituladas Salida de obreros de la fábrica y El regador 
regado. En España, el pionero fue Eduardo Jimeno, grabando en 1986 la Salida de misa de doce del Pilar.  
Junto con la música de acompañamiento, el cine mudo también incluía efectos de sonido realizados por 
medio de máquinas especiales como el denominado “órgano de cine” que imitaban sonidos de campanas, 
ruidos de pisadas, lluvia, pájaros, etc. 
A partir de 1920 es cuando podemos hablar de los inicio de la verdadera música cinematográfica con 
compositores clásicos como Mihauld, Satie, Honegger o Hindemith, que llevan al cine las principales corrientes 
musicales del momento.  
El cine sonoro nace en 1927 con la película El cantante de jazz, utilizando un tocadiscos sincronizado con el 
proyector de las imágenes. La partitura de Louis Silvers mezclaba elementos de música culta y popular en una 
serie de fragmentos separados entre las distintas secuencias. La música se grababa en un disco que se 
sincronizaba luego con la imagen del proyector.  
Con la generalización del cine sonoro a partir de 1930, las grandes producciones cinematográficas 
empezarán a contratar a compositores que crearán bandas musicales específicas para sus películas. El sonido 
ya no se grabará en un disco aparte, sino en la propia cinta de la película junto con la imagen.  
El perfeccionamiento técnico que permitió grabar el sonido en la cinta junto con la imagen provocó el 
nacimiento de la figura del “director musical”, que se encargaba de la supervisión de la banda sonora. La 
música original se destinaba a los títulos de inicio y final, mientras que el transcurso de la película seguía 
acompañándose con pasajes clásicos.  
En la década de 1930 se consolida la idea de la importancia expresiva de la música y se concibe la banda 
sonora no sólo como obertura y final de la película, sino como una música incidental de fondo sonoro que 
acompaña el desarrollo de la acción utilizando como principal recurso el “leitmotiv”.  
La película que más repercusión tuvo en su década y posteriormente ha sido y es Tiempos Modernos (1936) 
de Charlie Chaplin. Esta película trata de los problemas que tienen las clases más desfavorecidas durante la 
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depresión norteamerica. La falta de trabajo, la delincuencia, la violencia, la intolerancia política,… son 
situaciones que sufre el protagonista. Aunque esta película también trata de resaltar la esperanza por mejorar 
esta situación, para poder obtener un mejor futuro y las ganas de salir adelante a pesar de los inconvenientes.  
La figura más importante del cine mudo es Charlie Chaplin (1889-1977), actor, compositor, productor y 
director inglés, que alcanzó la fama internacional con sus películas mudas, es considerado uno de los grandes 
creadores de la Historio del Cine. Sus películas más importantes como actor, director y productor fueron las 
mudas: El Chico (1921), El peregrino (1924), La quimera del oro (1925), El circo (1928), Luces de la ciudad 
(1931) y Tiempos Modernos (1936). A estas siguieron El Gran Dictador (1940) y Monsieur Verdoux (1947), 
donde aparece por última vez su personaje de Charlot. Aparte de componer la mayoría de la música de gran 
parte de sus películas, Chaplin mostró en muchos de sus filmes su preocupación por los problemas sociales de 
su época.  
El nacimiento del cine sonoro se produjo también gracias a los avances tecnológicos del primer cuarto de 
siglo XX. Así en el año 1926 la productora americana Warner Brothers introdujo el sistema (vitaphone) que 
permitió la grabación de las bandas sonoras musicales y los textos hablados en grandes discos. La aparición del 
movietone el año 1931 permitió grabar el sonido directamente en la película lo que permitió convertirse en un 
fenómeno social, donde la música se convierte inseparable de la película.  
Con el cine sonoro aparece la figura del compositor musical para cine, y aunque al comienzo solía escribir 
música para el principio y el final de la película, con el paso del tiempo fue creando música para escenas 
concretas. Algunos compositores clásicos como Prokofiev seguirán acercándose al mundo de cine. Uno de los 
pioneros será el compositor vienés Max Steiner (1888-1971), famoso por la banda sonora de la película Lo que 
el viento se llevó, que incluye el “tema de Tara”, una de las melodías más populares de la historia del cine.  
Lo que el viento se llevó (1939), ganadora de 8 óscar de la Academia de Hollywood, supuso un hito por su 
realización, en la que intervinieron 5 directores distintos, como por su duración 3 horas y media, y por su 
presupuesto, 4,25 millones de dólares, una auténtica fortuna para la época. 
Además de esta banda sonora Max Steiner es el compositor de más de 300 bandas sonoras de películas 
entre las que destacan Murieron con las botas puestas, King Kong, Casablanca, Cayo Largo y un largo etcétera. 
Los años 30 marcarán también la edad de oro del cine musical, procedente en casi todos los casos del teatro 
musical. Son películas creadas en torno a la música en las que el tratamiento de la imagen se supedita a los 
números musicales, que irrumpen en la narración trasladando al espectador a un universo irreal.  
El principal impulsor de la comedia musical será el bailarín, cantante y actor Fred Astaire (1899-1987) con 
películas como Sombrero de copa y Ritmo loco, protagonizadas junto a su pareja de baile Ginger Rogers.  
La década de los 40 y 50 supone para Hollywood su era dorada, con una etapa de madurez tanto en el plano 
técnico (relativo al montaje y a la fotografía), como en el plano musical. Las bandas sonoras adquieren en esta 
época una gran perfección. Un ejemplo del cambio técnico con respecto a la década de los 30 es que las 
películas anteriores contaban con una sola parte sonora que contenía al mismo tiempo el ruido ambiental, los 
diálogos y la música. Esto tenía como el inconveniente de que algunas de estas películas al ser dobladas para 
cambiarlas de idioma, modificaban la música.  
En este momento, gracias a los avances técnicos, esto se soluciona con la utilización de una pista con tres 
bandas sonoras que contiene el ruido ambiental, la música y los diálogos en versión original.  
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Durante las décadas de 1940 y 1950, Hollywood se convirtió en la meca del cine, alcanzando unos niveles 
altísimos en sus producciones. Los grandes estudios cinematográficos contrataron a su servicio a las orquestas 
y compositores más prestigiosos. 
Entre los compositores más importantes de este periodo destaca en primer lugar Alfred Newman, con más 
de 300 películas. Era un maestro en potenciar con su música las escenas más destacadas. Entre sus numerosas 
películas cabe destacar Cumbres Borrascosas cuyo tema principal Cathy se hizo muy popular, también trabajó 
con John Ford en Que verde era mi valle. Con la película La canción de Bernadette, una de sus mejores obras, 
consiguió su primer óscar.  
Otro de los grandes compositores de las década 1940 y 1950 fue Miklos Rozsa, que fue otro de los 
compositores que llegaron a Norteamérica desde Europa (Budapest) y que descubrieron que podían ganar 
mucho dinero de Cine. El primero fue en 1945, por Recuerda de Alfred Hitchcock, el segundo, en 1947, por 
Doble Vida de George Cukor, y el tercero por Ben-Hur de Oscar Wyler, en 1959. Aunque su talento se pusiese al 
servicio de intrigas psicológicas o historias épicas, su estilo se reconocía inmediatamente. Con Rozsa nació la 
moda de grabar en discos las bandas sonoras de las películas y, aún hoy, es uno de los compositores con más 
discos editados con sus creaciones.  
Bernard Herman es uno de los compositores más importantes de la historia del cine, ya que su gran 
versatilidad y conocimiento de la técnica compositiva le ha permitido crear tanto música para temas líricos 
como temas de lo más escalofriantes. La primera película a la que puso fue Ciudadano Kane de Orson Welles, 
donde ya apunta sus grandes dotes compositivas para las escenas de terror y suspense. En 1941 recibió su 
primer óscar por la música de la película All that money can buy. Las colaboraciones en las películas de 
Hitchcock también le han dado fama musical, en películas como El hombre que sabía demasiado, Vértigo y, 
sobre todo, Psicosis considerada su obra maestra. En esta última película nos muestra su maestría al recrear el 
ambiente de tensión y distensión mediante el empleo de peculiares efectos sonoros.  
La influencia y aceptación de la música popular del momento provocará la introducción de la música de jazz 
en las bandas sonoras rompiendo así con el lenguaje tradicional cinematográfico 
El cine musical mantendrá su popularidad gracias al trabajo del bailarín y coreógrafo Gene Kelly (1920-1996) 
con películas como Cantando bajo la lluvia, que siguen el modelo clásico y refinado impuesto por Fred Astaire.  
Durante las décadas de 1960 y 1970 el cine irá desarrollando un nuevo concepto de banda sonora adecuado 
a los nuevos tiempos, utilizando las posibilidades de manipulación del sonido en los laboratorios de grabación e 
influido por el ascenso imparable de la música pop.  
El comienzo de este periodo está dominado por los grandes espectáculos cinematográficos como Espartaco, 
Éxodo, El Álamo…y por otro lado, se estrenaran películas con grandes páginas orquestales, donde  la música 
que se incluye está en función del gusto del público. 
Aunque el cine norteamericano sigue dominado por el gusto de las grandes superproducciones, también 
aparecerán otro tipo de películas menos espectaculares. Por otra parte, el cine europeo comienza a abrirse 
camino con compositores franceses, británicos, italianos y españoles, que alcanzarán una dimensión 
internacional. 
Entre los compositores más destacados figuran Heny Mancini, el cual supuso un cambio en la música de cine. 
En su música presenta las siguientes innovaciones: 
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1. La incorporación de varios temas a la película consiguiendo que se popularicen al margen del éxito de 
la película. 
2. Además de emplear los instrumentos convencionales, también utiliza los electrónicos. 
3. A veces, aparece un mismo tema musical varias veces a lo largo de la película, incluso sin tener 
relación sobre la imagen que está proyectada. 
4. La utilización de fragmentos de carácter atonal con una orquestación especial que contribuían a crear 
un clima de misterio, que finaliza bruscamente al cesar la música. 
Otras películas a las que H. Mancini ha puesto música son: La Pantera Rosa, Victor o Victoria, Charada, El 
Doctor Zivago.  
Junto a Mancini aparecen otros grandes compositores de música para cine como Nino Rota (1911-1979) con 
El Padrino, Ennio Morricone (1928) con La muerte tenía un precio y La Misión, Maurice Jarre (1924) con Doctor 
Zhivago, y John Barry (1933) con la banda sonora para las películas de James Bond y Memorias de África. En 
España destaca el compositor Antón García Abril (1933) con una extensa producción para comedias, 
documentales y series televisivas como Curro Jiménez.  
El cine musical disfrutara durante la década de 1960 de dos grandes obras maestras, las dos, versiones 
cinematográficas de obras teatrales: West Side Story, compuesta por Leonard Bernstein (1918-1990) y My Fair 
Lady, compuesta por Frederick Loewe (1904-1988). Estas películas marcarán la unión definitivamente entre el 
desarrollo dramático de la acción y los números musicales. En la década de los años 70 destacan los trabajos 
del coreógrafo Bob Fosse (1927-1987) en Cabaret y All that Jazz (Empieza el espectáculo), y del compositor 
Andrew Lloyd Webber (1948) con Jesucristo Superstar y Evita.  
Si en la década de los años 60 se dio un gran giro al concepto de tradicional de banda sonora, con las 
imágenes proyectadas y empleando un estilo folk o pop; en los años 70 surgirá uno de los compositores más 
importantes de toda la historia del cine, John Williams, que con la banda de La Guerrra de las Galaxias 
conseguirá no sólo reimplantar el estilo de crear música de films, olvidado en la década anterior, sino ser un 
referente para todas las generaciones posteriores. Con bandas sonoras de películas como La Guerra de las 
Galaxias, El Imperio Contraataca, En busca del arca perdida, El Retorno del Jedi, Tiburón, Superman, Indiana 
Jones, Parque Jurásico o La Lista de Schindler, entre otras, supone una verdadera revolución dentro de la 
música de cine. 
Otros compositores de la década son: Bill Conti (Rocky), John Morris y David Shire.  
Desde la década de 1980, la música cinematográfica se ha caracterizado por la coexistencia de dos corrientes 
opuestas. Por una parte, la vuelta al concepto tradicional de banda sonora con una música sinfónica 
omnipresente en toda la película como sustento de la imagen. Por otra, la utilización de sintetizadores y nuevos 
medios electrónicos unidos a la influencia de las nuevas corrientes musicales. El compositor que ha liderado 
esta nueva forma de crear bandas sonoras ha sido Vangelis, que en 1981 obtuvo un gran éxito con la banda 
sonora de la película Carros de Fuego, y puso música a otras películas como Blade Runner y 1942 La Conquista 
del Paraíso. 
Alejados a la corriente sinfónica se sitúan otros compositores, procedentes de estilos musicales como el 
minimalismo o la new age, entre los que figuran Michael Nyman (1944) con El contrato del dibujante y El piano, 
y Philip Glass (1937) con El agente secreto y Las Horas. 
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Desde el punto de vista técnico, la llegada del sistema Dolby estéreo a la gran pantalla, permitirá a los 
compositores explotar al máximo los contrastes de registro, dinámica y timbre, y envolver al espectador en un 
espacio sonoro con señales independientes que se despliegan desde los diferentes focos de la sala.  
En la misma línea que John Williams y su “nuevo sinfonismo” se sitúan otros compositores como Howard 
Shore (1946) con El silencio de los corderos o El señor de los anillos, y James Horner (1953) con Titanic y Una 
mente maravillosa.  
Durante la década de los 90 la violencia y el erotismo se irán haciendo más patentes a lo largo de esta 
década, llegando prácticamente hasta nuestros días. Desaparecen ciertos tabúes, lo que aprovechan los 
directores más polémicos para poner en marcha sus proyectos más arriesgados. Almodóvar consigue su primer 
óscar, Quentin Tarantino arrasa y James Cameron bate todos los récords de taquilla con Titanic. 
En el aspecto musical, a principios de esta década se produce una recuperación de las canciones no 
compuestas exclusivamente para una película, en una descarada carrera comercial que no sólo sirva de 
promoción para la película, sino también para que la productora obtenga el mayor beneficio posible. 
El punto de partida para algunos lo pone Prince con la película Batman (aunque algunas de las canciones sí 
estaban expresamente compuestas para la película).  
Una de las películas que más se benefició de esta política fue Cuatro Bodas y un Funeral, una discreta 
producción cinematográfica de la que no se cesaba de hablar en la radio debido a su magnífica recopilación de 
canciones.  
No obstante, la música original compuesta para una película no decae; al contrario, además de los 
tradicionales como John Williams (La lista de Schindler), Jerry Goldsmith (Instinto básico), John Barry (Bailando 
con lobos), James Hormer (Braverheart, Titanic) y algunos más, otros autores fueron apareciendo en este 
apasionante mundo musical que, junto a los tradicionales, compusieron importantes bandas sonoras. Entre los 
más destacables están Mark Mancina, como representante de los que utilizan los sintetizadores, y David 
Arnold, cuyas partituras son de corte sinfónico, siendo muy destacables el tema central de Stargate y la llegada 
de las naves extraterrestres en Independence Day.  
Por su amplísima producción y su versatilidad, Jerry Goldsmith (1929) es uno de los compositores más 
importantes del cine actual. Sus trabajos abarcan todos los estilos, desde el sinfonismo tradicional a la 
vanguardia pero sin renunciar a las grandes melodías temáticas. Destacan sus trabajos en películas de acción y 
ciencia ficción como Star Treck, Alien o Desafío total. 
Alejados también de la corriente sinfónica y siguiendo los pasos de Vangelis se sitúan otros compositores, 
procedentes de estilos musicales como el minimalismo o la new age, entre los que figuran Michael Nyman 
(1944) con El contrato del dibujante y El piano, y Philip Glass (1937) con El agente secreto y Las horas.  
Llegados a los cien años de cine, el procedimiento basado en la fotoquímica se alía con las nuevas 
tecnologías electrónicas, y de los estudios salen películas donde el ordenador ha tenido mucho que ver en el 
proceso de obtención o manipulación de las imágenes.  
Hombres de carne y hueso transformándose en hombres cibernéticos, los grandes saurios paseándose en 
pleno siglo XX, protagonista dando la mano a muertos hace décadas… son una buena muestra de ello. 
De la mano de la electrónica aparece la realidad virtual: ¿nos convertiremos pronto en espectadores 
individuales de las películas? 
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Entre los grandes compositores de bandas sonoras sigue destacando el incombustible John Williams, que 
sigue poniendo música a las películas de Steven Spielberg como por ejemplo La Guerra de los Mundos. Hans 
Zimmer es otro de los compositores a destacar, sobre todo por la banda sonora de Gladiator, cuyo director fue 
Ridley Scott. 
Pero sin duda, la película que más interés despertó fue la trilogía de El Señor de los Anillos. Ésta narra las 
aventuras de un grupo de seres (elfos, hobbits, enanos, humanos), que forman la Comunidad del Anillo en su 
intento por destruir el Anillo Único forjado por Sauron. Es la historia del héroe del pueblo llano, de aquella 
persona que aun sabiendo que su destino puede ser fatal, lucha por cumplirlo, pues de él depende la 
continuidad de su mundo. La película se divide en tres grandes partes: La Comunidad del Anillo, Las Dos Torres 
y El Retorno del Rey. 
La banda sonora está a cargo a Howard Shore y Enya. Peter Jackson (director) cuenta que cuando llevaban 
casi nueve meses de rodaje, decidió que había que empezar a trabajar la banda sonora y contrató a Howard 
Shore, compositor que ya había puesto música a adaptaciones literarias semejantes a esta trilogía. 
H. Shore concibió la banda sonora de esta cinta como la de una gigantesca ópera dividida en tres actos, pero 
decidió que en vez de un tema o dos, para los personajes protagonistas, la película parecía demandar nueve, 
uno por cada miembro de la Comunidad, además de los personajes antagonistas. 
Dentro del cine español destacan los compositores José Nieto (1942) con Juana la Loca y Trece campanadas, 
y Alberto Iglesias (1955) con Tierra, Todo sobre mi madre, Hable con ella y Te doy mis ojos.  
En cuanto al cine musical, en los últimos años estamos asistiendo a una sorprendente revitalización del 
género que apenas hace dos décadas parecía imposible. Son producciones que retoman las bases tradicionales 
del género introduciendo los números musicales como proyecciones imaginarias de los protagonistas y creando 
así una trampa narrativa en la que se intercambian constantemente el plano real y el fantástico. 
En este nuevo musical los protagonistas ya no serán cantantes o bailarines profesionales, sino que se 
utilizará el reclamo de las grandes estrellas de cine. Los títulos más destacados son Bailar en la oscuridad, 
Moulin Rouge, Chicago y, dentro del cine español El otro lado de la cama.  ● 
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